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Dans le cadre de ce travail, nous avons décidé de nous intéresser à l’enseignement du rythme 
en école de maturité. En effet, plusieurs expériences en milieu scolaire nous ont permis de 
constater que le travail du rythme est non seulement le point de départ de nombreuses 
activités, mais qu’il est présent dans chacune d’entre elles.  
Dans une classe composée de 20 élèves, on peut estimer que quelques-uns pratiquent un 
instrument ou exercent une activité ayant lien avec la musique, comme la danse ou la 
gymnastique artistique. Ceux-ci auront alors certainement une première notion de la pulsation 
et du tempo. Certains ont ce qu’on appelle familièrement le sens du rythme et disposent donc 
de manière innée d’une compétence pour la musique, mais il suffit de quelques élèves sans 
aucune notion rythmique pour que chaque exercice proposé en classe se révèle être un 
véritable casse-tête. 
Aujourd’hui, il est possible de mesurer la place prise par la percussion dans les écoles en 
constatant l’importante quantité de matériel qui lui est consacré et en observant son rôle 
fédérateur dans les activités pédagogiques. Dans tous les genres musicaux, elle joue un rôle 
primordial. 
Considérée à tort comme discipline dite secondaire, pour que les heures de musique 
retrouvent de la valeur et de l’importance, il faut en comprendre et en expliquer les enjeux. 
L’éducation musicale en milieu scolaire permet une approche globale du développement de la 
personnalité de l’élève. En effet, la musique donne à chacun la possibilité de s’exprimer. Cette 
discipline permet à l’enfant ou à l’adolescent de développer de façon ciblée diverses facultés ; 
d’une part, la sociabilisation, la construction de la pensée et l’activité intellectuelle, d’autre 
part la mémoire, la spontanéité, l’expression, la créativité et la motricité. Il ne fait aucun doute 
que ces facultés constituent un atout pour l’ensemble de leur éducation et de leurs 
apprentissages. 
Loin de prétendre faire une présentation exhaustive de l’apprentissage du rythme et de son 
rôle dans le développement de l’élève, nous souhaitons présenter une réflexion globale sur 
l’importance de l’apprentissage du rythme et les objectifs d’apprentissage en termes de 
compétences à acquérir et développer, ainsi qu’une démarche basée sur les percussions 
corporelles et qui nous semble faire des liens et proposer des chemins différents vers 
l’appropriation et le développement de ces compétences. 
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1. Quelques méthodes d’initiation musicale : 
De nombreux pédagogues et théoriciens se sont penchés sur la question du rythme et de son 
enseignement. Dans ce chapitre, nous présentons succinctement quatre de ces méthodes 
d’éducation musicale (initiation musicale) couramment utilisées dans notre pays : 
- Emile Jaques-Dalcroze 
- Zoltan Kodaly 
- Edgar Willems 
- Carl Orff 
Une présentation exhaustive des méthodes existantes représenterait à elle seule un travail à 
part entière, nous avons donc choisi de présenter certains aspects liés à l’enseignement du 
rythme uniquement. Ceux-ci ont été à l’origine de nos réflexions concernant la démarche 
proposée par la suite. Chaque présentation est constituée d’une brève biographie du 
pédagogue ainsi que de quelques uns des aspects fondamentaux concernant le rythme dans ses 
écrits. Nous présenterons également quelques exercices proposés par chacune de ces 
démarches. 
Ces méthodes ont été créées pour l’initiation musicale, c'est-à-dire destinées à de très jeunes 
enfants. Elles ont pour but de leur donner les premières notions importantes pour la suite de 
leurs études musicales. Elles ne sont évidemment pas applicables telles quelles dans nos 
classes ; pourtant, un grand nombre d’éléments peuvent être intéressants et donner des pistes 
au travail de l’apprentissage du rythme. Ces méthodes d’initiation musicale n’ont pas 
d’aboutissement en soi dans le sens où elles ne permettent pas la réalisation d’une pièce ; elles 
représentent cependant une excellente base de travail et peuvent être considérées comme le 
point de départ d’un développement du sens du rythme et d’un ressenti de ce dernier chez 
l’élève. 
Ces pédagogues de l’éducation musicale ont un point de vue commun : leurs méthodes visent 
avant tout à ce que la musique soit ressentie et vécue, avant d’être analysée.  
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1.1 La méthode d’Emile JAQUES-DALCROZE : 
Emile Jaques-Dalcroze (1865-1950), compositeur et pédagogue suisse fonde, en 1911, une 
école pour la gymnastique rythmique. Cette nouvelle méthode – l’eurythmie – eut un 
retentissement considérable aussi bien dans le domaine du sport que de la musique. 
Par la rythmique, Jaques-Dalcroze met en relation les mouvements naturels du corps, les 
rythmes de la musique (phrasés, nuances, durées, etc.) et les capacités d’imagination et de 
réflexion. Les exercices proposés permettent de découvrir la musique et de se l’approprier. La 
rythmique s’adresse simultanément aux facultés auditives et motrices de l’élève.  
Principes fondamentaux : 
- Chaque sensation musicale, de nature rythmique, passe par le corps. L’élève possède 
naturellement un élément essentiel du rythme : la mesure (battements du cœur, 
respiration, marche, course, etc.). Selon Dalcroze, « le rythme est du mouvement », 
ainsi « l’expérience physique forme la conscience musicale »1
- L’étude de la théorie, ou conceptualisation, suit et ne précède donc pas la pratique. Le 
travail physique, par des exercices répétés basés sur des mouvements du corps tout 
entier, permettra de développer ce qu’Emile Jaques-Dalcroze appelle la conscience du 
rythme. 
. 
Quelques exercices proposés par Emile Jaques-Dalcroze : 
- Division et accentuation métrique : la marche permet de distinguer les différentes 
mesures et de sentir la pulsation. 
- Conception des rythmes par le sens musculaire : l’élève accomplit lui-même les durées 
courtes ou longues (relativement à chaque exercice) en utilisant différents mécanismes 
musculaires afin de prendre conscience du rythme. 
- Réalisation des durées musicales : les durées sont mises en évidence par des 
mouvements corporels adéquats (la marche = les noires, la course = les croches, …) 
- Polyrythmie : un membre exécute un rythme pendant qu’un autre en effectue un 
différent. 
- Notation rythmique : l’élève apprend à transcrire le rythme effectué ou entendu ; il 
réalise alors un transfert de l’expérience physique ressentie à l’écriture. 
                                               
1 Jaques-Dalcroze, E. (1965). Le rythme, la musique et l’éducation, Suisse : Foetisch. p.40  
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1.2 La méthode de Zoltan KODALY 
Zoltan Kodaly (1882 – 1967), compositeur, ethnomusicologue et pédagogue hongrois, 
réforme autour des années 40 de façon radicale l’enseignement de la musique dans son pays. 
Bien que baptisée de son nom, cette méthode n’a pas été créée par lui. Sa philosophie de 
l’éducation a servi d’inspiration et fut développée durant de nombreuses années par ses 
associés. 
Principes fondamentaux : 
- Quiconque est capable d’habileté linguistique est capable d’habileté musicale. 
- La voix humaine, instrument que chacun possède en naissant, est le meilleur 
instrument pour commencer l’étude de la musique. 
- La musique folklorique est la meilleure musique pour l’enseignement. 
Kodaly voulait que la musique soit enseignée, non seulement à ceux qui avaient un don, mais 
également à tous ceux qui étaient capables de lire. Il pensait que, pour être efficace, 
l’apprentissage musical devait commencer par le chant. 
La méthode Kodaly utilise des syllabes rythmiques, associées à chaque valeur de notes 
exprimant leur durée. L’un des éléments majeurs de cette méthode est la phonomimie : 
représentation de chacune des notes de la gamme de Do Majeur et de celle de la mineur par 
des gestes de la main. Par cette technique, les enfants vivent la ligne mélodique proposée. 
Kodaly partageait l’idée que le mouvement est un outil important pour intérioriser un rythme. 
Cette méthode introduit l’utilisation des mouvements rythmiques (marche, battements de 
mesure, claquements de mains, …), technique inspirée de Jaques-Dalcroze.  
Quelques exercices proposés par Zoltan Kodaly : 
- Association syllabe-rythme : à chaque élément rythmique (noire, croche, double 
croche) est associé une syllabe ou une onomatopée (ta, ti, tiri, ta-a, etc…)  
- Association rythme-chants populaires : le rythme est enseigné à travers les chants et 
mélodies enfantines. 
- Audition intérieure : lors de l’interruption du chant par le maître, l’élève doit continuer 
à chanter intérieurement puis reprendre de nouveau à haute voix. Il en fait de même 
avec un exercice rythmique ; on peut frapper le rythme du chant lors de l’interruption. 
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1.3 La méthode d’Edgar WILLEMS 
Edgar Willems (1890 – 1978), pédagogue suisse né en Belgique, apporte une importante 
contribution à l’éducation musicale moderne, surtout en ce qui concerne les aspects 
psychologiques de la méthode. 
Selon Edgar Willems, l’éducation musicale est plus qu’un simple enseignement musical. 
C’est une éducation qui, par les rapports qu’elle établit entre la musique et l’être humain, vise 
au développement de la personnalité toute entière au travers de la musique. 
Ainsi par exemple, développer la sensorialité auditive de l’enfant, c’est augmenter en même 
temps ses facultés de concentration et faciliter la phonation. Le développement du sens 
rythmique favorise le développement de la motricité et de ses facultés psychomotrices. Enfin, 
Edgar Willems n’oublie pas le côté social développé par une vie musicale de groupe : 
apprendre à écouter l’autre, respecter sa proposition, conduire le groupe ou accepter d’être 
conduit par un camarade. 
Principes fondamentaux : 
- L’éducation musicale doit être un moyen de favoriser l’épanouissement de l’être 
humain. Tout enfant, doit pouvoir profiter de l’élément culturel de premier ordre 
qu’est la musique. 
- L’initiation musicale repose sur la participation active des enfants autour de chansons, 
d’exercices d’audition, de rythmes et de mouvements corporels, pendant deux ou trois 
années, avant d’entamer véritablement l’étude du solfège et de l’instrument. 
- La pratique doit précéder la transmission des connaissances formelles et théoriques.  
Selon lui, le rythme est l’un des éléments fondamentaux de la musique. Il attire l’attention sur 
l’importance de l’éducation sensorielle et l’éveil de l’instinct rythmique. Le vécu passe avant 
la compréhension. Sa méthode se base essentiellement sur le passage de l’instinct à la 
conscience, du concret sonore à l’abstraction. Trois stades d’apprentissage sont distingués : le 
développement de l’instinct rythmique (très jeunes enfants), la prise de conscience du rythme 
en vue de l’écriture et l’analyse. 
Quelques exercices proposés par Edgar Willems: 
- Mouvements corporels naturels : la marche, la course, le galop, les sauts, etc. ont pour 
but de développer le sens de la pulsation et du tempo. 
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- Rythmes frappés : développement de l’audiomotricité et de l’instinct rythmique par 
des exercices d’indépendance, à plusieurs niveaux : mains, genoux, pieds, etc. 
- Choix des chansons : dans le but de développer la sensibilité de l’élève, puis, dans un 
deuxième temps, en tant qu’illustration dans la pratique du solfège et de l’instrument. 
1.4 La méthode de Carl ORFF 
Carl Orff (1895 – 1982), compositeur allemand, fonde à Munich en 1924 la Güntherschule, 
école de gymnastique, musique et danse, rejoignant les travaux de Jaques-Dalcroze. 
Cette méthode est fondée sur une série de jeux musicaux (imitation, question-réponse, 
reconnaissance). La découverte du langage musical est approchée de la même façon que 
l’apprentissage de la langue maternelle : parler, lire et enfin écrire. 
Principes fondamentaux : 
- L’enseignant doit amener l’élève vers l’improvisation et la création. 
- L’enfant et sa personnalité sont au cœur des recherches pédagogiques du compositeur. 
Il considère que le contexte culturel est un élément très important dans le 
développement de chacun et qu’il est primordial d’en tenir compte et d’exploiter les 
ressources authentiques de chaque culture. 
- La musique « élémentaire » inclut le rythme, le corps, le langage, la parole et les 
instruments. Tous ces éléments sont interdépendants. 
Carl Orff prône une éducation musicale et corporelle basée sur l’évolution de l’enfant et qui 
doit lui permettre de découvrir et d’étendre son potentiel musical et gestuel.  
Cette méthode s’articule autour de l’imitation (répétition), de l’exploration des exercices par 
l’élève, qui se les approprie et les manipule, puis autour de l’improvisation, moment où 
l’enfant exploite ses connaissances pour créer. 
A nouveau, l’éducation musicale commence par le rythme, qu’il considère comme étant le 
dénominateur commun du mouvement, du langage et de la musique. Nombreuses de ses 
compositions sont d’ailleurs caractérisées par une insistance rythmique comme par l’usage 
d’instruments de percussion. 
Quelques exercices proposés par Car l Orff: 
- Travail en imitation de cellules rythmiques 
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- Pratique des percussions corporelles : adaptation des percussions corporelles 
(claquements des doigts, mains, genoux, cuisses, pieds, etc.) aux chants appris. Ces 
exercices développent la motricité de l’élève, son sens de la pulsation et son sens de la 
structure rythmique. 
- Travail de formes rythmiques : ostinato, rondo, canon. Cela permet à l’élève 
d’accroître sa concentration, sa mémoire et de développer la notion de structure. 
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2. L’impor tance de l’apprentissage du rythme 
Nous sommes continuellement exposés à une importante quantité de rythmes. Qu’il soit 
physiologique, biologique, cosmique ou encore artificiel (joué par un musicien), le rythme est 
omniprésent. 
Depuis la nuit des temps, le son et les rythmes des percussions sont indispensables à 
l’humanité ; parce qu’ils stimulent l’expression spontanée et offrent de larges possibilités 
d’expression non verbales. De façon plus générale, la musique est l’une des formes 
fondamentales de l’expression humaine. Chaque culture exprime le rythme à sa manière. 
Cette dernière correspond à sa vision des choses. Les complaintes funéraires africaines – au 
son implorant, assurant l’expression de la douleur et les marches funéraires européennes – 
dont le rythme rigide évoque la retenue de la souffrance, reflètent par exemple deux attitudes 
culturelles très différentes face à la mort. 
Il est également intéressant de comparer certaines formes rythmiques typiquement 
européennes (marche, valse, …) à celles que l’on trouve en Amérique Latine (samba, salsa, 
…). Les formes rythmiques les plus fondamentales sont les formes à deux et à trois temps. 
Elles sont fondées sur les deux temps du battement du cœur et les trois temps de la 
respiration.  
Ainsi, le rythme est au départ de la musique, il la caractérise. Le rythme à lui seul est déjà 
musique. Il est pour ainsi dire à la fois les fondations (le cœur de l’œuvre) et la trame de la 
musique (lié au tempo et à la mélodie). 
2.1 L’apprentissage du rythme comme objectif d’enseignement 
Edgar Willems, dans son ouvrage L’oreille musicale : La préparation auditive de l’enfant 
définit le rythme comme étant « l’élément premier en musique ». Il explique par la suite que 
« sans vie physique, il n’y a ni émotion, ni intelligence ; de même, sans rythme pas de 
mélodie, pas d’harmonie. Pour rendre plus évident le caractère physique du rythme, nous 
dirons que par l’intelligence nous pouvons comprendre le rythme, par la sensibilité nous 
pouvons le sentir, mais nous ne pouvons le vivre, l’exécuter que grâce au dynamisme 
corporel »2
                                               
2 Willems, E. (1985). L’oreille musicale : la préparation auditive de l’enfant. Fribourg : Pro Musica, p.68 
. 
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Maurice Martenot, pédagogue des méthodes dites actives3, contribue au développement de 
l’éducation musicale durant la première moitié du XXe siècle (également connu pour être le 
créateur des ondes portant son nom). Il affirme que « C’est par le rythme, sous sa forme la 
plus directe, la plus rudimentaire, la plus instinctive, que doit commencer l’éducation 
musicale 4
Il est primordial que le travail rythmique soit à la base de tout travail musical particulièrement 
en classe et ceci pour plusieurs raisons : 
». 
Premièrement, l’apprentissage du rythme fait appel à un élément qui semble absolument 
indissociable de la musique, l’utilisation du corps. Deuxièmement, les élèves seront amenés à 
associer musique et mouvement et de ce fait, la musique ne sera plus simplement écoutée, 
mais également ressentie corporellement. Troisièmement, le travail du rythme permet de 
rapidement travailler avec une classe entière quels que soient les différents niveaux de solfège 
de chacun. 
Par le rythme, les élèves développeront également leurs compétences de mémorisation, 
d’attention et d’audition, compétences extrêmement importantes durant leur parcours scolaire 
entre autre, mais dont les heures de musique sont quasiment les seules à faire appel. 
Ce chapitre a pour but de présenter différentes compétences auxquelles l’apprentissage du 
rythme fait appel et qu’il permettra de développer, d’améliorer. 
2.2 La pulsation  
L’une des plus grandes idées reçues concernant le rythme et plus particulièrement son 
apprentissage, est que le peuple africain tout comme le peuple latin soient dotés d’une adresse 
hors du commun pour les percussions, d’un plus grand sens du rythme que nous autres 
européens. Cette idée n’a évidemment pas de fondements en soit, bien qu’ayant tous deux des 
cultures très anciennes où la musique occupe une place importante voire primordiale. Le sens 
du rythme n’est pas inné, il doit être exercé. Il est une impression, une sensation, un ressenti 
que nous pouvons développer et améliorer. 
Certains prétendent n’avoir aucun sens du rythme. De même, nous trouverons dans la plupart 
des classes quelques élèves n’ayant aucune notion du rythme. Pourtant, ce sentiment est plus 
un blocage intellectuel qu’une réalité physique. Le sens du rythme est accessible à tous. Il est 
                                               
3 Terme utilisé pour la première fois en 1888 à la Sorbone, il désigne les méthodes centrées sur l’élève. 
4 http://montessoriencenid.blogspot.ch/2012/06/la-musique-active-la-methode-martenot.html 
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important voire nécessaire, que chaque enseignant en soit absolument convaincu, avant même 
de commencer un travail sur le rythme et les percussions. Nous pouvons l’expliquer par le fait 
que le sens du rythme fait appel à la coordination des mouvements ainsi qu’à l’appareil auditif 
(écoute, audition). Ces savoirs ont été acquis par chacun dès le plus jeune âge pendant le 
développement psychomoteur. La liberté dans le rythme n’est pas due à une sorte de hasard, 
ni réservée à certains êtres privilégiés. Le plus important est de réussir à amener les élèves à 
se détacher de l’intellectualisation de l’exercice. Ils pourront ainsi aborder le rythme de façon 
sensorielle et ressentie, unique possibilité de le maîtriser et de l’intégrer à part entière. 
La pulsation est le niveau rythmique fondamental et doit donc faire l’objet d’une attention 
particulière de la part de l’enseignant. Elle est exprimée par la répétition régulière d’une 
impulsion (battement de pied ou de main par exemple). Nous constaterons par la suite que, 
selon le contexte – le niveau musical -, elle peut être marquée ou simplement suggérée (voire 
intériorisée). Ressentir la pulsation n’est qu’une première étape dans l’apprentissage du 
rythme et pourtant, elle est absolument nécessaire pour aborder ensuite d’autres éléments. 
2.3 Le mouvement 
Le corps respire, il vit à un rythme différent selon l’activité pratiquée. Il est sollicité tout 
entier dans le jeu instrumental et dans l’écoute. En effet, avant d’être mentale, la perception 
de la musique est d’abord corporelle. En effet, le rythme fait appel à un élément absolument 
indissociable de la musique : l’utilisation du corps. Comme le souligne Kurt Sachs, 
musicologue ; « Avant de confier ses émotions à la prière, au verbe, aux sons, l’homme se sert 
de son corps pour organiser l’espace et rythmer le temps […] Elle (la musique) est intimement 
mêlée aux mouvements des danseurs qui sont ponctués par le bruit des pas martelant le sol, 
par la voix qui scande, par le frappement des objets divers qui deviendront par la suite des 
instruments à percussions puis mélodiques ».5
L’éveil musical devrait donc commencer par des activités centrées sur les mouvements 
instinctifs du corps comme la marche, le balancement, la course, de façon à ce que l’élève 
retrouve une sensation régulière de pulsation. La durée du son sera perçue corporellement par 
chacun. Même si cet exercice peut paraître évident pour la plupart des musiciens, il se révèle 
parfois particulièrement difficile ! Trouver la pulsation d’une musique écoutée, la suivre, 
mettre en place une pulsation régulière qui sera suivie par les autres élèves, déplacer le poids 
 
                                               
5 Meunier-Fromenti, Jacqueline. Musique et mouvement. Vigot, 1991, p.9 
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du corps d’un pied sur l’autre sont autant d’éléments importants à la mise en place du sens du 
rythme.  
Par l’association de la musique au mouvement, du son au geste musical, il est possible de 
faire ressentir aux élèves les temps forts. Un temps fort sera considéré lors d’un déplacement 
comme un appui qui pourrait être comparé par la suite aux appuis de la phrase musicale jouée. 
La reconnaissance des temps forts est intimement liée à la sensation de mesure et donnera 
ainsi aux élèves des points de repère « sensoriels » essentiels lorsqu’ils se retrouveront face à 
une partition. De ce fait, la musique ne sera plus simplement écoutée mais également 
ressentie. En effet, au fil du temps, les pratiques musicales ont peu à peu séparé la musique du 
mouvement. Ainsi, on en vient à écouter la musique, oubliant l’engagement moteur et affectif 
qui lui a donné naissance.  
Quelque soit le travail abordé avec des élèves, il est nécessaire de stimuler chez lui un outil 
musical élémentaire ; le mouvement. Car qui dit mouvement, dit forcément rythme.  
2.4 Dissociation et coordination 
Lorsque la musique est ressentie « corporellement », il est alors possible d’aborder deux 
éléments qui deviendront rapidement indispensables dans la démarche que nous proposons 
par la suite ; la dissociation et la coordination. 
La dissociation est la capacité de contracter un groupe musculaire ou de mettre en action et 
d’isoler une partie du corps, en laissant le reste du corps immobile. Elle est étroitement liée 
avec une autre composante : la coordination. 
La coordination est la combinaison des contractions musculaires en vue de réaliser 
adéquatement un mouvement. Elle peut comprendre tout le corps en action ou être spécifique 
à certaines parties du corps.  
Le travail de ces deux éléments essentiels à notre démarche permet de développer chez l’élève 
la conscience de la latéralisation du corps, notion qui se doit d’être parfaitement comprise et 
assimilée afin de pouvoir progresser dans l’apprentissage. 
L’analyse des différents exercices proposés en classe nous ont montré l’importance de 
procéder par un aller-retour continuel entre l’utilisation de la globalité du corps et la 
dissociation d’une partie seule. La dissociation ne pose pour ainsi dire jamais de problèmes 
pratiques. Au contraire, la coordination demande un certain temps d’acquisition, de 
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synchronisation. Dans ce cas, il s’agit de résoudre le problème de prise de conscience entre la 
partie (main, bras, pied,…) et le corps entier. Il est important d’être conscient que deux 
mouvements ne peuvent être coordonnés s’ils n’ont d’abord été dissociés.  
Lorsqu’un exercice nécessite l’utilisation par exemple des mains et des pieds, le plus logique 
est de travailler premièrement chaque partie pour ensuite associer ces différents mouvements. 
Cela demande à l’élève de faire constamment une démarche d’aller-retour entre la globalité de 
son corps et la partie dissociée. Ce renvoi continuel du tout au détail lui permet de considérer 
immédiatement les résultats du travail partiel sur le tout. D’autre part, il sera rapidement 
capable de faire cette démarche de façon autonome. 
Il s’agira ensuite de passer progressivement de cette phase technique à une phase 
d’expression, en utilisant les éléments, mouvements découverts dans le travail de dissociation 
et en les intégrant dans une réalisation musicale. En effet, la mémorisation et l’intégration de 
ses découvertes et de ses sensations ne peuvent être totales que si elles sont ensuite utilisées 
de façon concrète dans la réalisation d’un exercice.  
Le mouvement est indispensable à la compréhension et à la réalisation d’une pièce musicale, 
mais l’un des autres éléments absolument nécessaire est l’audition sous ses différents aspects : 
l’écoute et l’intériorisation. 
2.5 L’écoute 
Bien avant notre naissance, l’audition est le premier sens qui fonctionne, envoyant les 
informations à notre cerveau. Très tôt, nous sommes bercés par le battement de cœur de notre 
mère, sa respiration, ses pas, … La finesse de notre sens auditif permet de distinguer environ 
1500 tonalités sur un large spectre sonore. Dans le passé, on accordait à ce sens beaucoup plus 
d’importance qu’à l’heure actuelle. Depuis environ trois siècles, la vue domine en Occident. 
Les pouvoirs de l’audition ont été négligés et nous ne tentons plus de comprendre et 
d’analyser le monde que par les yeux, ou quasiment. Pourtant, dans chaque exercice proposé 
durant les heures de musique, l’écoute jouera un rôle primordial.  
L’une des difficultés les plus fréquemment rencontrée concerne le travail de la polyrythmie ; 
« Construction rythmique résultant de la superposition de plusieurs parties rythmiques 
différentes jouées simultanément » 6
                                               
6 Goyone, D. (1999). Rythmes ; le rythme dans son essence et ses applications. Paris : Editions Outre Mesure. 
. Ainsi le problème se situe rarement dans la 
compréhension de l’exercice, mais bien dans l’écoute. Chacun effectue son exercice 
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individuellement, sans porter attention au reste de la classe. En travaillant dans un premier 
temps deux par deux, puis en petits groupes d’environ cinq intervenants, les réflexes d’écoute 
se mettent progressivement en place et il devient possible de réaliser ces mêmes exercices 
avec une classe entière ; d’où la nécessité de mettre en place avec les élèves des principes 
simples d’écoute et d’attention auditive.  
2.6 L’intériorisation 
La qualité du son comme celle du geste sont intimement liées à la qualité de la préparation, 
aux sensations intérieures mises en œuvre avant la réalisation elle-même. 
Dès le début de l’apprentissage du rythme, il est important d’entraîner l’écoute intérieure. La 
première sensation devant être intériorisée par les élèves devrait être celle de la pulsation. Etre 
capable de ressentir intérieurement la pulsation sera nécessaire dans tous les exercices abordés 
par la suite.  
La pulsation ayant été travaillée par le mouvement, l’intériorisation sera simplifiée, mais 
nécessitera de s’y attarder quelques instants. Etre capable d’entendre intérieurement ce que 
l’on va faire avant même de le réaliser est important. Mais chaque élève devra prendre 
conscience qu’il est possible d’aller « au-dedans » de soi. La première sensation 
d’intériorisation passe par le corps.  
Le résultat de ce travail est l’acquisition d’une sûreté rythmique intérieure (on parle souvent 
de tempo intérieur) qui doit être suffisamment forte pour ne pas être perturbée par d’autres 
préoccupations telles la maîtrise technique des gestes, l’écoute des autres musiciens, etc. 
L’intériorisation est absolument nécessaire dans le sens où elle donnera à l’élève stabilité et 
confiance lors de la réalisation. Il ne compte plus sur ses yeux pour vérifier ce que fait son 
corps. L’attention est à ce moment-là centrée sur le développement de ses perceptions autres 
que visuelles. 
Comme nous avons pu le constater tout au long de ce chapitre, l’apprentissage du rythme fait 
appel à plusieurs éléments nécessaires à l’apprentissage de la musique et à sa compréhension. 
En effet, nous remarquons donc que la plupart des connaissances musicales peuvent être 
enseignées, dans un premier temps, par une approche sensorielle et auditive. Le fait 
d’introduire les éléments théoriques dans un deuxième temps ne représente en aucun cas une 
perte de temps. Au contraire ceux-ci seront bien plus vite acquis s’ils font écho à une 
expérience vécue et ressentie. 
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Dans le domaine du rythme, le travail sans instrument est fondamental. Chaque nouvel aspect 
doit être compris et assimilé avant d’être joué. La démarche proposée par la suite propose de 
travailler les aptitudes auditives et motrices de l’élève. L’objectif principal de cette dernière 
est de permettre à chaque élève de comprendre et de percevoir la musique avant tout à l’aide 
de sensations corporelles. La recherche de musicalité passe également par l’intériorisation et 
les sensations corporelles. Si l’élève a pris l’habitude, dans sa toute première approche de la 
musique d’écouter un rythme (un mouvement mélodique), de le ressentir, de l’intérioriser 
avant de l’exprimer, la recherche de musicalité ne sera pas un souci puisqu’elle aura été le 
point de départ du travail. 
Concernant l’apprentissage du rythme, soulignons finalement le fait qu’il existe plusieurs 
modes de perception : 
- La perception auditive : 
Particulièrement privilégiée dans l’enseignement de la musique. Elle consiste entre 
autre à faire entendre une structure, reconnaître la mesure d’une musique. 
- La perception visuelle : 
Moins courante, elle est utilisée lorsqu’il s’agit de voir ou comprendre l’organisation 
rythmique par la perception et compréhension des symboles musicaux présentés par 
écrit. Kodaly ainsi que d’autres pédagogues de l’éducation musicale, soulignaient 
l’importance d’associer à la lecture des expressions motrices (phonomimie) 
- L’utilisation du toucher : 
Malheureusement très peu répandue dans les classes, même si le récent engouement 
pour les body percussions lui offre un nouveau statut au sein de cette discipline, elle 
consiste à faire découvrir, ressentir et transmettre les structures rythmiques par frappés 
corporels ou par mouvements. 
Pour optimiser l’efficacité de l’enseignement du rythme au sein d’une classe hétérogène, il est 
important de ne négliger aucun de ces modes de perception.   
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4. Proposition de démarche 
La démarche que nous proposons ici n’a en aucun cas la prétention d’être une méthode 
d’enseignement. Elle est le résultat de nos recherches et de nos expérimentations que nous 
nous sommes efforcés de résumer et de mettre en lien avec des éléments théoriques. Elle est 
également basée sur le principe que l’hétérogénéité des classes ne permet pas à l’enseignant 
du secondaire 2 de construire ses séquences d’apprentissage sur des pré-requis existants chez 
tous les élèves. Elle propose donc de construire les concepts théoriques liés au rythme et de 
les mettre en lien avec des expérimentations pratiques en décomposant les difficultés liées à la 
l’imitation, à la lecture, à la dictée et à la création. 
Le schéma ci-dessous, sensé refléter la démarche que nous proposons plus loin, tente de 
mettre en lien les différents domaines de compétence liés au rythme. 
Nous proposons de travailler le rythme dans trois types de tâches différents, à savoir la 
production, la création et la retranscription. Nous abordons ces trois domaines autour de deux 
compétences : reproduire et écrire. Reproduire, au sens large du terme,  nous semble être la 
dénomination appropriée pour une compétence qui met en lien l’exécution d’une séquence 
rythmique et sa transcription, quelle qu’elle soit. Quant à l’écriture, il nous semble 
indispensable que ce savoir-faire soit travaillé afin de permettre à l’élève de construire 
intégralement les différents liens entre la musique écrite et l’interprétation de celle-ci. 
Bien que l’étude par les élèves des concepts théoriques inhérents à la pratique du rythme ne 
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pratique, et non des séquences d’apprentissages dévolues au solfège. Nous ne traiterons pas 
non plus des séquences de différenciation indispensables à la réussite de chaque élève ; 
conscients que certains d’entre eux présentent des difficultés qu’une démarche en groupe ne 
leur permet pas de surmonter, il est indispensable qu’un travail adapté à leurs besoins 
spécifiques leur soit proposé. 
Nous précisons que la mise en lien du domaine de la création avec la compétence écrire 
n’induit pas que l’un ne peut exister sans l’autre. Il est évident que la compétence créer au 
sens propre ne suppose pas que l’élève soit capable de transcrire par écrit sa pensée musicale. 
Nous faisons malgré tout ce lien car le type de création décrit plus loin est basé sur l’idée que 
ces différents éléments travaillés progressivement et en parallèle devraient permettre à l’élève 
de posséder les outils nécessaires à la transcription de créations simples. 
Utilisation de supports musicaux 
L’un des problèmes rencontré fréquemment dans l’exécution de séquences rythmiques par un 
groupe débutant est la régularité et le maintien d’un tempo commun. Partant de l’idée qu’un 
groupe doit posséder une pulsation de référence, nous proposons, plutôt que le métronome, 
d’utiliser dans ce but des supports musicaux. Ceux-ci, laissés au libre choix de l’enseignant, 
peuvent être de tous genres et tous styles bien qu’il faille être attentif aux points suivants : 
- L’extrait choisi doit respecter une pulsation régulière (pas de retenues ou 
d’accélérations). 
- L’extrait choisi doit respecter le chiffrage de la séquence rythmique travaillée. 
- L’extrait choisi doit tenir compte de la difficulté de la séquence rythmique travaillée. 
- L’extrait choisi doit tenir compte du niveau de progression des élèves. 
Bien que le métronome ou même l’absence de pulsation de référence restent des possibilités à 
utiliser à un moment ou à un autre, nous préconisons l’approche ci-dessus. Le choix du 
support de référence ou son absence ne nous paraissant pas à propos, nous évitons d’en faire 
l’étude dans ce dossier. Nous décrirons donc la majorité des séquences proposées ci-après en 
tenant compte de l’utilisation d’un support musical dans le travail de groupe, ou individuel. 
4.1 Pulsation, 1e temps et subdivision 
Partant de l’idée que la perception du rythme et de sa structure n’est pas innée et que sa 
représentation est propre à chaque individu, nous proposons de mettre en évidence et de 
travailler séparément les trois composantes élémentaires de la structure rythmique. La 
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perception de ces différents éléments et de leur organisation dans une séquence nous semble 
indispensable à l’entrée dans tout apprentissage du solfège rythmique ou de sa pratique. 
Nous proposons donc de soumettre à l’élève ou au groupe un exercice consistant à déterminer 
la pulsation, le 1e temps et la subdivision en valeurs courtes d’une pièce ou d’une œuvre. 
L’objectif final étant que chaque individu puisse, à terme, déterminer et frapper une pulsation 
de manière autonome, tout en étant conscient des accents inhérents à la structure de la mesure. 
Cet exercice implique que l’on ne parle pas de tempo ou de battements par minute ; l’un des 
objectifs étant de déconstruire l’idée que le temps est associé à la noire, ou que la pulsation est 
l’équivalent du tempo, représentations erronées que nous avons pu observer lors d’évaluations 
diagnostiques. 
Nous proposons donc d’effectuer à plusieurs reprises et à l’aide de différents supports 
sonores, les exercices suivants : 
1. Frapper la pulsation 
2. Frapper la pulsation en accentuant le 1e temps 
3. Frapper le 1e temps seul 
4. Frapper les valeurs courtes (subdivision) 
5. Frapper les valeurs courtes en accentuant le 1e temps 
Lors des premières tentatives, il nous paraît pertinent de procéder par imitation : l’enseignant 
réalise l’exercice, les élèves l’imitent. On proposera par la suite aux élèves d’effectuer cet 
exercice de manière individuelle. Une étape intermédiaire, consistant à faire faire l’exercice 
par le groupe classe entier, peut être un moyen d’amener les élèves moins assurés à ressentir 
différemment ces composantes et à se les approprier. On ne pourra par contre pas éviter de 
proposer des séquences individuelles aux élèves en grande difficulté, cette différenciation 
devant se faire au cas par cas. 
Afin de vérifier l’appropriation de ces concepts et d’évaluer la capacité de l’élève à les 
discriminer, on proposera aux élèves, sur différents supports, de répondre de manière 
individuelle à la question : quelle est la composante rythmique que l’enseignant frappe ? 
Exercice pouvant être décliné en plusieurs formules écrites ou orales, frappe par un élève, etc. 
L’appropriation de ces trois concepts ne peut se faire qu’au terme de plusieurs séquences et 
nous pensons judicieux de commencer chaque exercice rythmique sur support audio par une 
courte séquence de discrimination de ce type. 
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4.2 Introduction aux percussions corporelles 
Partant du postulat que le seul chemin vers l’appropriation complète des concepts liés au 
rythme passe par leur expérimentation et leur pratique, nous avons choisi de compiler 
différentes méthodes de percussions corporelles dans un outil de travail adapté à la démarche 
que nous proposons ici. 
Plusieurs éléments nous confortent dans la pertinence de ce choix : 
- La percussion corporelle est adaptée à n’importe quel environnement. Elle ne 
nécessite aucune installation ni instrument et peut être réalisée dans un contexte 
intérieur, comme extérieur ; les élèves peuvent la pratiquer en dehors de la classe, quel 
que soit le contexte. 
- La percussion corporelle ne nécessite aucune technique d’instrument ; nous entendons 
par là qu’elle permet dès les premiers pas d’obtenir un résultat sonore cohérent, donc 
gratifiant pour l’élève 
- La percussion corporelle travaille des séquences courtes et répétées en boucle, que 
l’élève peut donc s’approprier rapidement. 
Un système de notation qui intègre des gestes simples et abrégés 
Les gestes de base, que l’on veillera à introduire progressivement, et que nous retiendrons 
pour la réalisation des séquences rythmiques sont les suivants : 
G - Frappe sur les genoux 
M - Frappe dans les mains (clap) 
T - Frappe sur le torse 
D - Claque des doigts (snap) 
B - Frotter les bras 
On veillera bien sûr à ce que chaque geste soit exécuté de manière fluide et détendue par 
chaque élève. Le snap posera sans doute quelques difficultés et devra faire l’objet d’une 
attention particulière et d’un entraînement pour certains. 
Nous proposons, pour une séquence de 2 mesures à 4 temps par mesure, de travailler avec la 
grille suivante : 
 
1 + 2 + 3 + 4 + 1 + 2 + 3 + 4 + 
  
   
:                 :   
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La numérotation présente dans la ligne du dessus doit correspondre à la pulsation relevée dans 
l’extrait musical. On veillera à ce que chaque élève constate le nombre de temps présents dans 
chaque mesure. Le signe « + » fait office de valeur courte, comme dans le compte « 1 et 2 et 3 
et 4 et … ». Notre postulat est que la grille doit être la plus simple possible et refléter au 
mieux ce que l’élève peut entendre. 
Afin d’éviter toute représentation erronée, il est important que soient rapidement identifiés des 
structures dont le chiffrage serait 34  ou encore68 . En effet, nous jugeons importante la 
probabilité que les élèves associent la lecture rythmique à des séquences à quatre temps. On 
utilisera, par exemple, pour un rythme ternaire à deux temps, la grille suivante : 
 
1 + + 2 + + 1 + + 2 + + 
  
   
:             :   
On notera la présence de doubles barres au début et à la fin de la séquence, ainsi que la 
répétition, reprenant le système de notation utilisé sur une partition courante. Ceci a pour but 
de préparer la transcription en partition notée en introduisant dès les premières réalisations des 
éléments théoriques simples. On notera par contre l’absence de chiffrage, omission volontaire 
dont le but est de n’introduire cet élément que lorsque les notions de 1e temps et de pulsation 
auront été comprises et intégrées par élèves. 
Les différentes lettres correspondant aux gestes sont ensuite introduites sur la ligne du bas. 
Chaque geste est exécuté simultanément par les deux membres. Si l’on veut écrire deux 
mesures de double-croches, on introduira deux lettres par case ; un geste ainsi écrit s’exécute 
en alternance entre gauche et droite, la rapidité d’exécution ne permettant pas une réalisation 
propre des deux membres. On veillera à ne pas introduire de double-croches pour la frappe 
dans les mains, celle-ci étant difficile à réaliser en alternance. Voici un exemple illustrant une 
mesure de croches suivie d’une mesure de doubles : 
 
1 + 2 + 3 + 4 + 1 + 2 + 3 + 4 + 
  
   
: G G G G G G G G GG GG GG GG GG GG GG GG :   
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Conditions de travail 
Afin de palier aux problèmes d’espace que l’on peut rencontrer dans les classes et de 
permettre aux élèves de jouir des meilleures conditions pour le travail en groupe, nous 
recommandons de travailler ces séquences au tableau noir, au projecteur ou au 
rétroprojecteur. Cette organisation de la structure du travail en classe laisse en effet la place à 
chaque élève de réaliser, assis, ces exercices tout en ayant les yeux orientés vers l’horizon et 
non rivés sur une page d’exercices. 
La projection ou la transcription au tableau, un par un, de chaque exercice, devrait également 
permettre une meilleure lisibilité de ceux-ci. Nous proposons donc d’éviter la projection d’une 
page entière d’exercices. 
Un premier exercice 
L’exemple qui suit,introduit la frappe avec les mains. Il ne présente aucune difficulté majeure 
et n’a pour but que de permettre aux élèves de s’approprier à la fois un geste simple (la frappe 
dans les mains) et le système avec lequel ils seront amenés à travailler par la suite. 
 
1 + 2 + 3 + 4 + 1 + 2 + 3 + 4 + 
  
   
: M  M  M  M  M  M M M M M  : 
 
Une fois que les élèves se sont approprié la pulsation, le 1e temps et la valeur courte de 
l’extrait musical choisi pour l’occasion, nous proposons de réaliser ce premier exercice de la 
façon suivante : 
1. L’enseignant réalise la séquence 
2. Au signal de l’enseignant, les élèves réalisent la séquence avec lui 
3. L’enseignant réalise la séquence en accentuant les premiers temps 
4. Au signal de l’enseignant, les élèves réalisent la séquence avec lui en accentuant les 
premiers temps 
Lorsqu’on aura pris le temps de réaliser à plusieurs reprises différents exercices de cette 
manière, on veillera à laisser peu à peu les élèves travailler de manière individuelle ou en 
binôme. Il nous paraît indispensable de donner les moyens aux élèves de travailler seuls en 
dehors des cours, afin qu’ils puissent s’approprier totalement la lecture de ce type d’exercice. 
Afin que le travail individuel puisse se faire correctement, il est essentiel que l’élève dispose 
des deux éléments suivants : 
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1. Le catalogue des exercices réalisés en classe, ainsi que des exercices inédits7
2. Un catalogue d’extraits musicaux dont les tempi sont adaptés à un travail individuel
 
8
Progression dans le travail 
 
Afin que chaque élève trouve son rythme et atteigne les objectifs fixés par l’enseignant, il est 
essentiel que ce dernier veille à amener de manière régulière et adaptée les difficultés 
inhérentes à la démarche que nous proposons ici. Chaque nouveau geste, différence de 
pulsation, changement de signature rythmique sera pour l’élève un nouvel élément à 
s’approprier. Il est donc indispensable que ce travail se déroule progressivement, selon un 
programme établi et malléable dans lequel les élèves perçoivent chacun des objectifs et 
trouvent  un chemin vers la réalisation de ceux-ci. 
Nous proposons donc que cette démarche de lecture soit travaillée sur les deux années de 
maturité et évaluée de manière régulière, en parallèle avec des exercices de lecture rythmique 
sur partition notée. 
Superpositions 
Les percussions corporelles sont un outil utilisable individuellement ainsi qu’en groupe. Nous 
proposons que les élèves soient rapidement soumis à des exercices de superpositions dans 
lesquels ils seront confrontés à la réalisation commune d’une même séquence. Voici la grille 
que nous proposons d’utiliser pour ces réalisations : 
 
1 + 2 + 3 + 4 + 1 + 2 + 3 + 4 + 
  
 
  : 
G    M M G   M M G  M M G  M M :   
 
  M  M     G    G   M M    G   G     
Dans cette séquence, les deux lignes sont réalisées simultanément. La réalisation de séquences 
de ce type pouvant intégrer plusieurs interprètes permet aux élèves de développer des 
compétences dans l’écoute des autres, la synchronisation et le maintien de la pulsation, 
qualités indispensables au jouer ensemble. 
Des séquences plus longues 
L’avantage d’un système comme la grille que nous proposons ici est qu’il est adaptable à 
volonté. Comme nous l’avons vu ci-dessus, il peut être adapté à plusieurs intervenants ; il peut 
                                               
7 L’annexe XX propose un catalogue non-exhaustif d’exercices à proposer aux élèves 
8 L’annexe XX propose une liste de titres à cet effet 
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également être adapté dans la durée, comme le montre la grille suivante qui s’adapte à une 
séquence de 4 mesures : 
 
1 + 2 + 3 + 4 + 1 + 2 + 3 + 4 + 
  
 
  :                   
                       
   
                 :   
La malléabilité de ces grilles nous paraît cohérente avec la multitude d’exercices que 
l’enseignant  peut créer pour ces élèves. 
Premières créations 
Afin de permettre à l’élève l’appropriation complète du système de grilles, nous suggérons de 
lui proposer rapidement des exercices de création dans lesquels il sera amené à retranscrire 
dans la grille une séquence de son cru. Cela a pour avantage de vérifier qu’il ait bien intégré 
les inévitables contraintes liées à la pulsation et à la durée d’une séquence. De plus, les 
exercices de transcription permettent à l’enseignant de réguler au cas par cas les difficultés 
des élèves, exercice difficile lors du travail en groupe. 
Introductions de nuances 
Un des éléments musicaux absents de la démarche que nous proposons ici est la nuance ; dans 
le cas où l’enseignant désirerait en introduire dans ses séquences, nous proposons de 
l’indiquer sous la ligne de gestes de la façon suivante : 
 
1 + 2 + 3 + 4 + 1 + 2 + 3 + 4 + 
  
   













Un des objectifs de la démarche que nous présentons ici est l’appropriation par les élèves de 
la partition rythmique et des éléments qui la composent ; une fois le système de lecture de 
percussions corporelles intégré, nous proposons de présenter aux élèves la grille suivante : 
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L’objectif étant alors de retranscrire la séquence de percussions corporelles en notation 
standard ; dans ce contexte, on veillera à ne pas transférer d’indications de gestes sur la 
partition notée. Car s’il est vrai que nous postulons pour un travail régulier des percussions 
corporelles à l’aide du système de grilles et de gestes, il est important que soit également 
travaillée la lecture rythmique au sens où on l’entend dans le cadre d’un cours de solfège. Car 
les percussions corporelles ne nous apparaissent finalement qu’un moyen de parvenir à une 
complétude de l’étude du solfège rythmique et non comme un outil isolé. Elles fournissent à 
l’élève un savoir transférable et applicable à d’autres situations d’apprentissage et de pratique 
de la musique. 
Alors que la lecture rythmique, au sens de celle pratiquée dans un conservatoire, peut souvent 
se limiter à la simple exécution vocale d’une séquence, les percussions corporelles impliquent 
un ressenti différent des éléments musicaux inhérents au rythme. La transcription d’une 
séquence inscrite en gestes dans la grille à une séquence notée sur partition permet donc à 
l’élève de se représenter de deux manières différentes le même objet rythmique, puis, de le 
réaliser de deux façons distinctes. Ces différentes propositions permettront une plus grande 
autonomie des élèves concernant la lecture rythmique. En effet, s’ils ne sont pas à l’aise avec 
la lecture de la notation standard, ils disposeront d’un chemin différant leur permettant de 
comprendre et d’analyser les formules rythmiques. 
Un autre objectif de cette grille de transcription est de proposer aux élèves de transposer un 
rythme écrit dans une séquence de percussions corporelles. Cette démarche implique un 
élément nouveau : le choix des gestes ; cet exercice devient d’autant plus intéressant si l’entier 
de la classe, ou au moins un groupe d’élèves, travaille sur la même séquence. Il sera alors 
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possible de comparer les différentes propositions et d’en isoler les plus intéressantes, pour 
ensuite étudier et tenter de déterminer ce qui rend une séquence meilleure qu’une autre. 
Mais la finalité de cette démarche de transcription est essentiellement d’amener l’élève à 
s’approprier, par les gestes, la lecture d’une partition, tout en s’appropriant sa graphie par 
l’écriture. Comme dit précédemment, l’appropriation de la notation musicale est à enseigner 
en parallèle de cette démarche et ne sera pas traitée ici. Cette démarche n’est qu’une étape 
intermédiaire, un autre chemin vers l’apprentissage de la lecture rythmique. 
4.4 Dictée 
Un des objectifs du plan d’étude étant d’amener les élèves à lire des séquences rythmiques de 
plus en plus complexes jusqu’en fin de deuxième année, nous proposons de travailler la dictée 
à l’aide du système de transcription présenté ci-dessus ; notre postulat étant que la 
retranscription d’une idée musicale à l’écrit est un chemin différent vers l’appropriation 
complète des compétences liées à la lecture à vue. 
Retranscrire une séquence rythmique est un exercice que l’on se doit de juger complexe pour 
les élèves ; passer par la percussion corporelle dans le but de forger des pré-requis nous 
semble être un chemin efficace vers l’acquisition de cette compétence. Elle sera ensuite utile 
aux élèves lors de créations qu’on leur demandera de noter par écrit à des fins d’évaluation. 
Lorsque les élèves auront acquis les bases du système de grilles, on leur proposera d’imiter et 
d’apprendre une séquence proposée sans support visuel, puis de la retranscrire sur le modèle 
choisi par l’enseignant. Voici la progression que nous suggérons : 
1. Retranscription dans la grille 
a. L’enseignant propose une séquence rythmique sans support 
b. Les élèves imitent la séquence et la réalisent avec l’enseignant 
c. Les élèves retranscrivent la séquence dans la grille 
d. L’enseignant propose une nouvelle fois la séquence à des fins de vérifications 
2. Retranscription dans la grille, puis sur la partition 
a. L’enseignant propose une séquence rythmique sans support 
b. Les élèves imitent la séquence et la réalisent avec l’enseignant 
c. Les élèves retranscrivent la séquence dans la grille 
d. Les élèves retranscrivent la séquence sur la partition 
e. L’enseignant propose une nouvelle fois la séquence à des fins de vérifications 
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3. Retranscription sur la partition 
a. L’enseignant propose une séquence rythmique sans support 
b. Les élèves imitent la séquence et la réalisent avec l’enseignant 
c. Les élèves retranscrivent la séquence sur la partition 
d. L’enseignant propose une nouvelle fois la séquence à des fins de vérifications 
Cette démarche peut paraître prétentieuse et ses objectifs difficiles à atteindre. Toutefois, les 
observations que nous avons faites en classe nous montrent qu’ils sont atteignables par 
beaucoup si le temps nécessaire à la maîtrise de cet exercice y est consacré. Des exercices de 
discrimination seront certainement nécessaires pour que les élèves parviennent à retranscrire 
la séquence directement sur la partition, et ceux-ci sont à traiter au cas par cas, en fonction des 
difficultés observées. 
Les compétences liées à la dictée étant absentes du plan d’étude de l’école de maturité, cette 
utilisation de la grille et de sa retranscription sont bien entendu superflues. Conscients qui 
plus est que la création est dissociable de l’écriture, nous ne sous-entendons pas que cette 
partie de la démarche soit indispensable à son application. Nous relevons toutefois que lors de 
travaux de création, il nous semble judicieux que l’élève possède un moyen de rendre son 
œuvre reproductible. L’enregistrement de celle-ci est certes un moyen de la réentendre, mais 
son existence sur papier est un moyen qu’il nous paraît plus pratique à exploiter à des fins 
d’évaluation et de régulation. 
4.5 Composition 
Une des finalités de la démarche que nous proposons ici est d’amener les élèves à la création, 
à la composition. Par composer, nous entendons écrire. Et le postulat que nous défendons ici 
est celui que l’écriture d’une pièce et son interprétation forment l’exercice le plus complet et 
pour lequel l’élève devra mobiliser le plus de compétences. De plus, l’adéquation entre l’écrit 
et la réalisation permet d’évaluer précisément le travail de l’élève et de repérer les régulations 
qui restent à opérer dans ses apprentissages. L’évaluation du travail final permet de mesurer le 
degré de maîtrise des différentes compétences que l’élève a mobilisé dans la création de sa 
séquence. 
Composition individuelle ou en groupe de séquences originales 
Parmi les multiples démarches de création que l’on pourrait proposer aux élèves, nous 
pensons que l’écriture d’une courte pièce originale, en groupe ou individuellement, en est une. 
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Voici quels pourraient être les objectifs transmis à des groupes de deux élèves pour la 
réalisation d’une telle séquence :  
- Créer une polyrythmie incluant deux gestes différents au moins 
La séquence doit avoir une longueur de 8 mesures au moins 
- Ecrire la partition de la séquence en y incluant tous les éléments nécessaires à son 
interprétation par d’autres 
La création libre reste certainement l’exercice le plus gratifiant. Mais il nous semble 
important de souligner que le cadre imposé par l’exercice écrit est un obstacle que certains 
élèves ne pourront sans doute pas franchir seul. Il reste donc indispensable de trouver les 
outils et chemins indispensables à la réussite de chacun dans cet exercice. 
Composition individuelle ou en groupe de séquences d’accompagnement 
Un autre exercice que nous proposons est celui de la création, sur un extrait musical imposé 
par l’enseignant ou choisi par l’élève, d’un accompagnement rythmique. Voici quels 
pourraient être les objectifs transmis aux élèves : 
- Créer une séquence rythmique respectant la structure de l’extrait musical donné 
Respecter les accents rythmiques présents dans l’extrait musical 
- Ecrire la partition de la séquence en y incluant tous les éléments nécessaires à son 
interprétation par d’autres 
Cet exercice impose un cadre plus limité à l’élève, mais il lui propose en revanche un support 
qui l’aidera dans la réalisation de sa séquence. Plus restrictif que la création libre, cet exercice 
propose toutefois une démarche dans laquelle l’enseignant évalue la capacité de l’élève à 
reconnaître des éléments rythmiques et à les retranscrire dans un langage différent. 
On pourrait également proposer aux élèves de travailler sur différentes parties d’une même 
œuvre, la mise en commun de toutes les créations permettant alors d’accompagner une pièce 
complète. 
  




Notre volonté étant de décrire un moyen pour l’enseignement du rythme en école de maturité 
qui tienne compte des différentes étapes nécessaires à un apprentissage et à une appropriation 
des compétences utiles à cet enseignement, nous estimons que la démarche que nous 
proposons est une réponse empirique à ces considérations. 
Toutefois, il nous semble important de souligner et de rappeler que la didactique de la 
musique et des objets d’apprentissage qui lui sont liés appartiennent à l’enseignant et sont 
conséquence des groupes d’élèves auxquels celui-ci est confronté. C’est pourquoi nous avons 
jugé utile de proposer un moyen plutôt qu’une méthode. De plus, l’enseignement de la 
musique ne se limitant pas à la pratique, nous estimons nécessaire d’affirmer qu’il n’existe 
pas un moyen, mais des moyens et que chaque enseignant étant différent, les moyens doivent 
le rester et servir une démarche d’enseignement globale et planifiée. 
La démarche proposée ici s’appuie sur différentes approches pédagogiques et s’inspire de 
différentes méthodes ; elle n’est donc pas une réponse mais réellement un chemin possible 
vers l’appropriation de certains concepts rythmiques au sein de l’école de maturité. Nos 
propositions et les apprentissages qu’elles visent n’ayant pas été suffisamment observés en 
classe pour pouvoir faire l’objet d’une étude de résultats, nous ne pouvons que supposer qu’ils 
permettent d’atteindre une partie des directives exigeantes du plan d’étude vaudois. Nous 
concluons donc en rappelant que la démarche décrite dans ce dossier n’est pas une méthode, 
mais un moyen, parmi d’autres existants ou non, d’entrer avec les élèves dans l’apprentissage 
du rythme. 
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9 Pseudonyme, nom inconnu 
Destiné aux enseignants de musique, ce dossier présente une réflexion autour des moyens 
possibles pour l’enseignement du rythme, ainsi qu’une proposition de démarche en lien avec 
cet enseignement. Puisant ses racines dans les percussions corporelles, la démarche en 
question est accompagnée d’une proposition de support écrit et de suggestions d’exercice 
permettant de travailler indépendamment la réalisation et l’écriture de séquences rythmiques 
simples. 
La première partie de ce travail est constituée d’une présentation de diverses approches 
pédagogiques de l’enseignement du rythme et propose une synthèse de ces approches tout en 
en faisant émerger les concepts utiles à l’appropriation du rythme. Elle traite également de 
différents concepts musicaux et psychomoteurs indissociables de la pratique du rythme et 
présente par là les éléments auxquels l’on se doit d’être attentif dans ce type d’apprentissage. 
Y sont traités les concepts de pulsation, de coordination, de dissociation et de ressenti. 
La deuxième partie s’attache quant à elle à la présentation de la démarche susmentionnée. 
Construite dans une conception progressive des apprentissages liés au rythme, elle ne 
s’attarde pas sur les considérations théoriques de l’étude de la musique, mais uniquement sur 
le modèle qu’elle propose. Elle présente un certain nombre d’exercices dont le but n’est pas 
de fournir au praticien une méthode, mais un moyen de mener un groupe d’individus vers une 
appropriation complète de certains concepts liés au rythme, tout en laissant la place à de 
nombreuses régulations et adaptations liées à l’hétérogénéité du groupe en question. Le 
support proposé dans cette démarche a été pensé pour être modulable et modifié selon les 
besoins et envies de son utilisateur. 
Ce dossier est donc une proposition d’outil utile à l’apprentissage du rythme et tenant compte 
de certains aspects cruciaux de celui-ci. 
 
Mots-clés :  Rythme, Gymnase, Body-percussions, Percussions corporelles, Méthode, École 
de maturité 
